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FRITZ  VON  UHDE,  DIE  TROMMLER BERLINER   SECESSIONS-AUSSTELLUNG
AUS DER NEUNTEN AUSSTELLUNG
DER BERLINER SEGESSION
|ER Eindruck, den die Ausstellung her-
vorruft, ist nach dem allgemeinen
Urteil glänzend. Dabei setzt sie sich
wesentlich nur aus Zeitgenossen zu-
sammen. Allerdings ist auch ein
Whistler in der Ausstellung, der somit aus einer
grossen Epoche herrüberragt. Aber Whistler ist
ein „outsider'% er hat mit dem Innern der Aus-
stellung nichts zu thun; mit ihm ist es anders als
mit Manet und Monet. Von diesenBeiden schmück-
ten sonst manchmal Werke die Ausstellungen der
Secession, machten sie besser, beschämten die Mit-
glieder, mit deren Produktion sie im Zusammen-
hang standen. Das ist in diesem Jahr nicht einge-
treten; in diesem Jahr wird der Rahmen der Secession
von ihren eigenen Werken völlig ausgefüllt.-
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Auffallend ist, wie stark von Deutschland aus
die Abteilung der Porträts beschickt worden ist.
Das sowohl durch Brio wie durch die Verlebendi-
gung der Persönlichkeit bevorzugteste Bildnis der
deutschen Abteilung ist von Max Slevogt. Dar-
gestellt ist die Marietta, eine kreolischeTanzsängerin,
die in Berlin in einem Cabaret auftritt. Slevogt
dankt dieser Arbeit, wie ich glaube, zum ersten Mal,
wenigstens in diesem Umfang, das Glücksgefühl
eines starken populären Erfolges. Wie sehr gönnt
man ihn ihm! Dieser lebhafte Erfolg hängt augen-
scheinlich mit dem Sujet zusammen (das Original
ist noch weitaus reizender und jugendlicher). Mo-
ralisten können hieraus ihre Schlüsse ziehen. In
einer Stadt, die nicht weiter von uns liegt als Paris
werden in den Gemäldeauktionen des Hotel Drouot
wie zur Bestätigung dieser Lehre Frauenporträts von
berühmten Meistern mit dem Drei- und Vierfachen
des Preises bezahlt, den Bildnisse von der gleichen
Qualität, die aber Männer darstellen, von denselben
Meistern erzielen. Hieran wird man erinnert, so-
bald man daran denkt, dass eine so vorzügliche
Leistung wie Slevogts schwarzer Andrade an den
Berlinern vorüberging, ohne dass jenes Wispern und
Weben, Raunen und Photographieren einsetzte,
das jetzt das Auftreten von Slevogts Marietta be-
gleitet. Und doch war jener Andrade Don Juan,
während   diese   Marietta   kaum  Zerlinchen   ist.
Man könnte fragen, warum Slevogt der Mari-
etta nicht ein spanisches oder zigeunermässiges
Kostüm gegeben hat. Er hat Recht gethan; das
Brettlhafte kam durch ein nichtspanisches Kostüm
mehr zum Ausdruck als in einem spanischen Ge-
wände — besonders noch, weil die Figuren, die
im Hintergrund zu der Scene gehören, sich bemühen,
spanisch auszusehen. Eine andere Frage aber stellt
man mit mehr Grund: warum Slevogt der Marietta
nicht ein wirklich modernes Kostüm vom Brettl
gegeben hat sondern eines von Slevogtscher Erfin-
dung. Hiermit in engem Zusammenhang steht die
Frage, warum er die kleine, puppenhafte und runde
Gestalt des Originals ein wenig und doch fühlbar
in die Länge zog und sie nerviger, nervöser und
leidenschaftlicher machte. Es ist nicht sowohl
wichtig, den Umstand festzuhalten, dass das Bildnis,
was den Körper betrifft, nicht sehr ähnlich geblieben
ist, als es Interesse verdient, sich damit zu beschäf-
tigen, warum Slevogt diesen Körper anders — von
der runden, glatten Schönheit abgekehrt — gab.
Und damit kommt man zu der leidenschaftlichen
Abwendung Slevogts von der „Schönheit", die
ihn auch bei den Sklavinnen seines Bildes vom
Ritter im Haremszelt zu Gestaltungen greifen
Hess, welche sein Ritterbild unpopulär machten.
Dieses Mal hat er sich in dieser Beziehung Zurück-
haltung   auferlegt,   die Spur  seines leidenschaft-
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liehen Ingrimms gegen die Schönheit ist
aber doch noch sichtbar.
Das Bild hat darin, wie das Gelb des
Schleiers mit dem Blau der Toilette auf
demFussboden durcheinanderscheint, ein
paar sehr schöne Pinselstriche; wunder-
voll ist das Gesicht, herrlich der Teppich
gemalt. Prachtvoll ist das Stück Stillleben
mit dem Stuhl und dem auf ihn gehäng-
ten Hute, die Atmosphäre, der dunstige
Raum, von Cigarettenrauch erfüllt, der
malerisch behandelte Hintergrund, die
Raumdisposition, das Verhältnis der
Hauptfigur zum Rahmen. Die Marietta
wird, glaube ich, in SlevogtsWerk jedoch
durch den schwarzen Andrade über-
trofFen, der ihr durch glänzende Zeich-
nung — die Marietta hat an der einen
Schulter ein Stück zu viel —, Einheitlich-
keit des Charakters, Interesse des Gegen-
stands noch vorgezogen werden muss.
Ein anderer „Clou" der deutschen
Abteilung — von ganz anderer Art —
ist die Wand mit den Oberländers. Wir
sind   hier   im  Gefilde  der  Classicität.
Namentlich das Bild mit den Schweinen
ist von einer unglaublichen Schönheit.
Mit bescheidensten Mitteln ist es überaus
expressiv;  wundervoll gezeichnet,  mit
einer Kunst, die  alle Teile beherrscht.
Auch das Landschaftliche auf allen diesen
Bildern   Oberländers   ist    entzückend.
Grüne Blätter und zarte Zweige mit einem flüssigsten
Pinsel gezeichnet und mit Wohllaut gemalt. In dem
Bilde von Amors Sieg ist der Sohn der Venus ein
lebensvoller Knabe voll Schalkheit.   Wundervoll
ist  der Löwe gezähmt,  „frisiert",  im Ausdruck
unvergleichlich.    Subtil ist Oberländers Malweise,
nicht kleinlich; voller Ausdruck ist sie, niemals
übertrieben.
An der Wand Liebermanns finden wir neben
zwei Bildern mit Motiven, die er bereits wiederholt
behandelte, eine Scene mit badenden Knaben, die
eine glänzende Ausgestaltung erfahren hat. Das Bild
ist ausgezeichnet durch seine Malerei. Helle Knaben-
körper sind mit einer ausserordentlichen Feinheit
des Tons vor einer graugelben Düne in lebhaften
Bewegungen nervös dargestellt.
Unter den deutschen Figurenbildern führen
die Uhdeschen, aus dem Anfang der achtziger Jahre
stammenden, in die Entwickelungsgeschichte des
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deutschen Naturalismus zurück. Man sieht von
Uhde die „Trommler", ein Bild von ausserordent-
lichem Studium, intim gezeichnet, in der Farbe
etwas kraftlos, und als zweites Bild sein „der Leier-
kastenmann kommt" — eine Arbeit, die auch mit
ihrem Titel zeigt, wie der deutsche Naturalismus
vielleicht mehr als man sich zu entsinnen glaubt,
der Genrebildmotive nicht entraten hat. Die beiden
Bilder, von denen die „Trommler" das feinere sind,
werden immer für die Geschichte unseres Natura-
lismus wichtig bleiben.
Ludwig von Hofmann ist mit seinem älteren
Bilde „am Scheidewege" und einem anmutigen
Theatervorhangentwurf erschienen. In Carl Strath-
manns „heiligem Franz von Assisi" ist alles köstlich;
da sind die Vögel köstlich, von denen der Heilige
umringt wird, die Wiese ist köstlich, auf der er
steht und die mit stilisierten Blumen bepflanzt und
in verschiedenen Tinten gefärbt ist, die Bäume sind
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köstlich, die phantastisch sternartige Blätter haben
oder sich in dichten schwarzgrünen Massen von
dem Firmament, welches Wolken zeigt, die mit
üppigen Goldrändern versehen sind, abheben —
selbst die dunkle Figur des Heiligen, der inmitten
der juwelenhaften, schmelzreichen Umgebung steht,
ist noch köstlich, — nur sein Gesicht ist es nicht.
Es hätte nicht ein Clowngesicht sein dürfen. Eine
höhere phantastische Heiterkeit hätte es haben oder
Kragen, und Spitzenmanschetten — etwas Beardsley,
etwas Somoff und ein wenig Strathmann.
Eine Strasse bildet den Gegenstand einer anderen
Schöpfung vonWalser. Auch hier sind wir nicht in der
Wirklichkeit. Nie hat es einen so lackierten
Nachthimmel gegeben, von dem eine so weisse
Strasse mit so gleichmässigen Etagenhäusern sich
abhob. Die Strasse ist mit Schnee bedeckt, der
Himmel zeigt Sterne.     Im vierten Stock brennt
wenigstens ein drolliges Wesen offenbaren müssen,    irgendwo noch eine Lampe; und gegenüber steht
Jetzt ist es nur eine Karikatur und man betrachtet
es nicht ohne Enttäuschung, doch nicht lange Zeit,
denn es ist im ganzen unwesentlich in der Oeko-
nomie dieses phantastischen Bildes, man freut sich
an  dem  langen   dunklen  Stecken  der Figur in-
auf dem Trottoir mit hinaufgeschlagenem Kragen an
die Häuserwand gelehnt ein langer, schmächtiger
Jüngling. An einer Strassenecke sieht man einen
hellbeleuchteten Gastwirtseingang; der Schnee em-
pfängt dort eine rötliche Färbung.    Schematisch
mitten des wie mit rotem Golde unterlegten Farben- stehen die Laternenpfähle in dieser Strasse, so manie-
klanges der übrigen Teile und findet das Bild in riert schlank in ihrer Geradheit wie der Himmel
seiner Gesamtheit ausserordentlich.
Man findet das Bild um so her-
vorragender in der Erwägung, wel-
chen Zuwachs unsere Kunst seit
etwa zwanzig Jahren erfahren hat.
Damals war noch Carl Gehrts be-
rühmt, der in seinen Aquarellen aus
der Welt der Romantik und der
Gnomen Leistungen hervorbrachte,
welche uns gegenwärtig so schmäch-
tig dünken!
Von Strathmann erscheint mir
jedoch noch vollkommener als der
heilige Franz von Assisi die Land-
schaft, welche er „Eichen" nennt,
ein flammendes Bild von stilisierten
Zweigen vor einem Nachmittags-
himmel, unten mit einem Staket.
Beide Arbeiten haben wir im ersten
Jahrgang, Seite 2 60 und 2 6z, nach-
gebildet, daher kommen wir jetzt
in der Illustration nicht mehr auf
sie zurück.
Von Karl Walser gefallen mir
die spitzigen, lustigen Bilder sehr.
Eine aschblonde Dame, an einem
Stuhl von grauem Ahorn stehend,
nimmt man vor einer lebhaft grünen
Baumlandschaft im Genre Strath-
manns wahr. In sanften Tönen ist
die Dame gemalt, helle grüne Haus-
schuh hat sie an, einen hellgrünen
Rock trägt sie, darüber ein graues
Kleid,   und   Spitzen   hat   sie   am    KARL walser, Strasse BERLINER  SECESSIONS-AUSSTELLUNG
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schwarzglänzend und unnatür-
lich ist. In dem gleichen leicht
travestierenden Geist sind die
winterlichen Bäume, die die
Strassenränder schmücken, mit
ihren Aesten und Zweigen,. wie
vom kleinen Moritz höchst zier-
lich gezeichnet. Und alles Dies
hat in seiner Mischung einen
eigenen Reiz.
Auf einem dritten Bilde des
Künstlers sieht man einen Blu-
menladen. Die Darstellung ist
von der Natur abgekehrt und
doch voll Naturgefühles. Die
Blumen sind mit einer Regel-
haftigkeit gemalt, die sie stili-
siert macht, — parodistisch stili-
siert — und man wiegt sich auf
dieser Schaukel des Parodisti-
schen und doch nicht unbedingt
nur parodistisch Gemeinten. Die
zarten, wahren Töne der Blumen
geniesst man und betrachtet er-
freut einen spitzig und unmög-
lich gemalten kleinen Jungen,
der vielleicht aus Japan kommt
und den man über den Fahr-
damm der berliner Vorortsstrasse
laufen sieht.
BeiBrandenburg ist die Selb-
ständigkeit der Vision schätzens-
wert.    Eine keusche Phantasie
spricht   sich   in   seinem   Bilde
„Sommertag" aus.    Man sieht Amoretten, die in
den  Zweigen   einer Eiche   spielen.     Am  Boden
steht   eine   Fee    und    hebt    lächelnd   zu   ihnen
die Hände auf.   Besonders gelungen ist eine Partie
links:   mit   sich   kugelnden   Panisken   auf   dem
Wiesengrund.    Doch alle diese Figuren sprechen
nur die Stimmung der Landschaft aus; sind nicht
ihre  Hauptsache.    Das  Bild  macht  einen   über-
zeugenden Eindruck  in Licht,   Schatten,   blauem
Wasser und mit den Zweigen, die sich tauig von
der Luft abheben. Es ist eine vorzügliche Leistung
Martin Brandenburgs.
Leistikow zeichnet sich dieses Jahr durch einige
besonders gute Bilder aus. Eine Landschaft mit
blauem See und Felsen versinkt in die Nacht. Der
ü
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Von Ulrich Hübner sind das Strombild und das
Frühlingsbild von Zeuthen mit einem Schlepp-
dampfer hervorzuheben. Alberts hat in überzeugen-
der Ehrlichkeit die blühende Hallig im Mai gemalt.
Ein feines Empfinden ist in Kruse - Lietzenburgs
nächtlichem londoner Stadtbilde „Primrose-hill".
H. v. Volkmanns „dockweiler Mühle" in bleichem
Dämmer, vorn mit dem lichtspiegelnden schmalen
Wasserlauf gefällt durch das Licht und das lebhafte
Gefühl für das Räumliche. Mackensens grosses
Bild kommt mir unausgefüllt vor. Stefan Filip-
kiewicz mit einem sehr guten „Bachufer im Tau-
wetter", Edmund Steppes, Leo Prochownik sind
zu nennen. Agathe Herrmann zeigt sich geschmack-
voll in einer „italienischen Strassenecke". VonModer-
Teppich des Sees leuchtet auf, ein schönes Grün ent- söhn bemerkt man ein schlicht dargestelltes kleines
wickelt sich auf seiner schwarzbläulichen Fläche.    Mädchen im Garten, das neben einer Glaskugel
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mit   einem  Vogel  über  einem  Laubdach  Zwie-
sprach hält.
Ein prächtiger Landschaftsmaler ist der Schweizer
Cuno Amiet. Sein Bild „Mutter und Kind", eine
Gruppe auf einer blühenden Wiese, das Kind mit
einer Blume in jeder Hand, ist mit einem macht-
vollen Gefühl komponiert, sein Bild „Herbstland-
schaft" ein kühner Lichteindruck. Hier gefällt mir
auch die Technik, obwohl sie derjenigen der Neo-
Impressionisten entspricht. Die Arbeit von Cuno
Amiet geht nicht auf „Helle" aus; sie hat nichts
Raffiniertes, vielmehr etwas Männliches. Es ist inter-
essant, mit dieser Skizze das zarte Werk von Paul
Baum in der Ausstellung zu vergleichen, die Land-
schaft mit dem Turm in der Dämmerungsstunde.
Der Berufs-Neo-Impressionist Paul Baum ist bei
seinem Bilde durch das Zusammenfassen der Natur-
töne in Pünktchen und durch die Verteilung der
Pünktchen in bestimmten Abständen auf die Lein-
wand zu dem Resultat, zu demselben Resultat, zu
keinem andern gelangt, das ältere Maler durch
physisches Mischen der Töne erzielen. Für den Be-
schauer ist ja kein Nachteil dabei, dass dieses Er-
gebnis von Paul Baum nur mit Wirkungsberech-
nungen erreicht werden konnte; aber ein Blick auf
die Landschaft von Cuno Amiet verschafft das Wohl-
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behagenj dass kein unnützer Aufwand der Kräfte
eingetreten ist, da sein Bild in der That den Ein-
druck giebt, dass jener Augenblick der Natur, den
er darstellen wollte, das sich Durcheinanderschieben
dieser Farben in diesem Momente durch ein an den
Webstuhl erinnerndes Verfahren wirklich am ent-
sprechendsten wiedergegeben werden konnte.
Die Abteilung der Plastik ist klein.
Hier sind Nicolaus Friedrichs vortrefflich und
gründlich durchgearbeiteter grosser „Bogenspanner",
Klimschens Büsten und sein zierliches „Mädchen
beim Auskleiden", die guten Büsten von Oppler und
neben einer „Jo" in Marmor der ganz hervorragende
„Stier" in Bronce von dem münchener Bildhauer
Mathias Streicher zu nennen.
Eine wundervolle Leistung unter den Bild-
nissen ist das Porträt, das Kalckreuth von seiner
Frau gemalt hat; auch überaus ähnlich. Dies Bild
hat die Unscheinbarkeit und Schönheit echter
Kunstwerke. Es gelingt Kalckreuth gerade bei den
Porträts seiner Frau, die schönste Aufgabe des Por-
trätisten zu erfüllen: dass er den Charakter durch-
dringt. Dieses Porträt ist fast so gut wie das andere
schöne Bildnis seiner Gattin, das Kalckreuth im
Jahre 1889 auf der pariser Weltausstellung hatte.
Sie steht so im Dämmern da, so bescheiden ist selbst
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der Sonnenstrahl dargestellt, der auf die Wand
des halblichten Raumes fällt, vor dem sie steht—
dies ist sicher eins der charaktervollsten Bilder
der deutschen Schule. WennKalckreuth die Fähig-
keit immer hätte, sich so zu konzentrieren, wie
er es in den Bildnissen seiner Gattin und seiner
Angehörigen thut, so hätten wir die Sicherheit,
dass   er einer  unserer besten Porträtmaler ist.
Robert Breyer hat in diesem Jahre das
Bildnis einer Dame ausgestellt, bei dem wir
ein reinkünstlerisches Bemühen wahrnehmen.
Leider hat ihn sein Können im Stich gelassen.
Der Eindruck, der davongetragen wird, ist ein
nicht günstiger. Das Gesicht der Dargestellten
steht nicht im Räume, ist nicht von Luft um-
geben, es steckt vielmehr wie ein Stück Mosaik
im Bilde, ist auch ausserdem Malerei geblieben.
Doch ein Teil dieses Porträts ist gut: das Profil
im Spiegel und das rote Kleid. Man kann
die Hoffnung hegen, dass Breyer mit seiner ent-
schiedenen koloristischen Veranlagung und bei
dem grossen, zu bewundernden Ernste, der ihn
erfüllt, sich durchringt.
In einem merkwürdigen Gegensatze zu
Breyer steht Leo v. König. Malerisch stehen
seine Sachen weit unter den Breyerschen; Breyer
hat Schmelz und Originalität. Doch hat König
eine glückliche Natur. Er erlangt es erstens,
liebenswürdige Erscheinungen zu finden; D01
zweitens giebt er sie oberflächlich, flüchtig, doch so
wieder, dass man den Eindruck des Reizenden dieser
Erscheinungen erhält. Man möchte sagen, dass
seine Bilder eine beaute du diable haben.
JanVeth, unser ausgezeichneter Mitarbeiter, hat
eine ganze Wand mit Porträts ausgestellt. Durch
dieses Verfahren ist seiner Kunst, die sonst hier un-
beheimatet wäre, so weit als möglich eine Heimstätte
geschaffen worden. Im Grunde passen seine Bildnisse
auf Ausstellungen nicht: sie sind für das Zimmer ge-
dacht, in dem sie einst hängen sollen und in dem sie
häufig auch gemalt sind. Sie sind auf Ausstellungen
umso mehr deplaziert, je mehr sie in ihrer reinen Sach-
lichkeit die Angehörigen des Dargestellten erfreuen.
Sehr dem fremdartigen, eigentümlichen Wesen
der Dargestellten entsprechend ist das Porträt der
Frau v. Hofmann von Dora Hitz. Lovis Corinth hat
ein prickelndes Porträt von Tini Senders vorgeführt.
Doch werden wir ihm in der Abteilung der Figuren-
bilder noch einmal begegnen. Linde-Walther hat
ein Bildnis des Malers Rhein ausgestellt, das im Kopf
von vollendeter Aehnlichkeit ist und in der Figur ein
.  HITZ,  BILDNIS DER  FRAU L. VON  HOFMANN.
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geschmackvolles Arrangement zeigt. Ein vortreff-
liches Bildnis ist von Ernst Bischoff-Culm. Sabine
Lepsius brachte ein angenehmes Kinderporträt.
Hancke ist in diesem Jahr unglücklich. Sein Bildnis
einer Dame ist nur flüchtig und unfertig. K. v. Kar-
dorff befriedigt in dem Porträt eines Abgeordneten
durch den Blick für das Physiognomische; er ge-
winnt unseren Beifall durch die naive, nicht durch
Umschweife getrübte Antwort auf die Frage: wie
sieht der Dargestellte aus. Doch erfüllt er noch
nicht bei dieser Arbeit die Forderung guter Malerei.
Durch die Bildnisse der jüngeren Künstler der
berliner Secession geht der Geist der letzten Reichs-
tagsreden. Man sieht an den von ihnen gezeigten
Bildnissen diese neue Malerei, über die unsere Reichs-
boten sich das Wort gaben, dass man in der Secession
die Dinge zu malen suche, nicht wiesle sind, sondern
wie sie von Licht und Luft bestimmt erscheinen.
Diese Porträts sind zumeist nach derselben Methode
gemacht, malerisch, ohne mehr Ausblick auf den
Kopf als auf die Stiefel, — Schulbilder. Die schöne
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Gesundheit dieser Bilder soll nicht verkannt werden,
man muss aber fragen: sind es wirklich Bildnisse?
Der jetzt erfolgte Tod Lenbachs bringt die Frage
um so eher auf die Lippen. Trübner, unser aus-
gezeichneter älterer Secessionist, hat in seiner Ab-
neigung und mit seinem "Witze betreffs Lenbach
gesagt, er sei wie ein Variete-Künstler, der dadurch
Beifäll gewinnt, dass er als Kopist bald in der
Maske Sonnenthals, Lewinskys, bald Kainzens auf-
tritt. Künstler, die in anderen Tönen reden, ver-
weise man, sagte Trübner, bei der Deklamation
aufs Brettl, während man Lenbach einen Platz unter
den Fürsten anwies . . . Schön und gut. Aber Len-
bach hatte — was bei seiner Manier freilich nicht
solche Forderungen stellte wie bei einem naiven
Künstler — eine Vorstellung von den Aufgaben
des Porträts. Selbst Trübners Wort: das Porträt
ist der Parademarsch in der Malerei — ein Wort,
das unseres Künstlers Ueberzeugungen ausprägt—,
ist bedenklich. Es zeigt, dass Trübner nicht das
eigentlich Bildnismässige beim Bildnis in den
Vordergrund stellt. Der Ausspruch ist bei Trübner
ein Ergebnis der hohen Kultur, im Malen und eines
starken Temperamentes. Für die Jüngeren ist er
aber gefährlich. Sie lernen zum Bei-
spiel nicht von einer charmanten Frau
ihren Charme ausprägen. Ein solcher
Ausspruch führt sie beim Porträt ins
Uferlose. In diesem Zeitpunkt ist der
Anblick einiger nordischen Bildnisse,
die. auf. die Secessionsausstellung ge-
langt sind, für unsere jüngeren Künstler
vielleichfcein pädagogischesMitteL Diese
Bildnisse sind von keiner künstlerischen
Bedeutung allervornehmster Art. Sie
haben nicht den Ewigkeitsstempel von
so hervorragenden Leistungen, dass wir
ihre Schöpfer etwa in einer Reihe mit
den Meistern, die uns am Herzen liegen,
nennen würden. Sie geben aber unsern
Jüngern Künstlern, die nur das Male-
rische anstreben und doch Bildnismaler
zu sein hoffen, die Lehre, dass es unbe-
schadet der Leistungen einiger ganz sel-
tenen Phänomene für die Porträt-
maler darauf ankommt, dass sie in die
Persönlichkeit des Darzustellenden hin-
einsehen und aus ihr schöpfen.
Ein ausserordentlich sympathisches
Porträt in diesem Sinne ist das des
Komponisten Grieg von Werenskiöld.    jan veth,
Es hat etwas lieblich Liebenswürdiges. Nicht Pinsel-
strich tritt uns hier entgegen, wir bemerken
vielmehr ein liebevollstes Eingehen auf eine einzige
Person: Grieg. Sein Bildnis wird durch die
Veilchen erhellt,, die rechts von dem Komponisten
auf einer Kommode blinken. Sie drangen in des
Bildes Poren ein, nicht allein die Kommode spiegelt
sie wieder, die Veilchen durchdringen das ganze
Bild, so dass mit einem gewissen Rechte gesagt
werden kann: sie sind des Bildes Mittelpunkt. Kolo-
ristisch sind sie es, man atmet sie, sie füllen das
durch einen Gobelin abgeschlossene Zimmer. Den-
noch ordnen sie sich dem Dargestellten unter, und
sein Profil ist das, was sich einprägt. — Dies Bildnis
Werenskiölds ist vielleicht nicht so mächtig wie
dasjenige, das er vor einiger Zeit von Björnson
ausstellte, es ist dem Gegenstande entsprechend
weniger stark. Es ist aber vollkommen. Auch das
zweite Porträt, das Werenskiöld in der Ausstellung
hat, das Bildnis eines alten Staatsrats, erfüllt die
Aufgaben eines Porträtmalers in glänzender
Weise.     .
Ein   vorzügliches   Bildnis   ist   von   Wilhelm
Hammershoi.   Was dem Bilde mangelt, ist jener
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Schmelz, der auf manchen klei-
neren stilllebenhaften Arbeiten
des Künstlers zu bemerken war,
weissen Tischen vor sonnenbe-
schienenen Wänden,die wir früher
von ihm sahen. Hier zieht uns
aber der Gegenstand an. Fünf Per-
sonen sieht man dargestellt, weit
überlebensgross, dennoch stört
dieseslleberlebensgrosse,das sonst
bei seinem geringfügigsten Auf-
treten im Porträt schon so ent-
setzenerregend wirken kann, in
diesem Falle gar nicht. Die Per-
sonen scheinen die Maasse dieser
Grösse zu haben. Man sucht in
die Physiognomien dieser fünf
Erscheinungen zu dringen, wie es
Hammershoi, der sonst der Maler
der stillen Schönheit ist, selber
gethan hat. Es sind fünf ernste
schwere Gestalten. Sie haben et-
was Kirchenältestenhaftes trotz
der Branntweingläser, die geleert
vor ihnen stehen — auch unab-
hängig von den Kerzen, die vor
ihnen stehen und die den feier-
lichen Eindruck vielleicht etwas
vermehren. Die Frage für den
Beschauer in Deutschland ist nur
die: wer sind diese fünf Männer?
sind sie wirklich so bedeutend?
scheinen sie nicht über den Rang
ihrer Klasse hinauszugehen? sind
sie wirklich mehr als Dorfschul-
zen? Möglicherweise — sagt sich
der Beschauer in Deutschland — liegt etwas freund-
lich Bramarbasierendes in ihnen. Das thut dem Ein-
druck, den das Bildnis auf ihn macht, Abbruch . ..
bis er erfährt, dass die von Hammershoi Darge-
stellten Künstler sind .. . Und dann übersetzt er
sich solche Künstler aus dem Deutschen in das
nordisch bauernhaft Puritanische und rindet sie be-
greiflich.
Zu den mustergültigen Bildnissen aus dem
Norden ist durchaus nicht das Porträt zu zählen, das
der wenig begabte Laurits Tuxen von Kroyer ge-
malt hat, ein Bildnis, welches das Pleinair kom-
promittiert und das den Unsinn der Ansicht, eine
mit gemeinem Sonnenlicht übergossene Figur könne
in der Hoffnung gemalt werden, dass auf solche
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Art ein individuelles Porträt zu Stande komme, in
hellste Beleuchtung rückt. Von ausgezeichneter
Diskretion ist in dem dänischen Saale das Porträt
einer in sich hineinblickenden Frau von Ejnar
Nielsen: „in der Hoffnung". Es ist fein in hohem
Grade, schön gezeichnet und intim im Ton.
In der französischen Abteilung hat Blanche ein
sehr fades Porträt. Dieser Künstler, ein Proteus,
leistet nur dann im Bildnis etwas, das uns erfreuen
kann, wenn er Physiognomien begegnet, bei denen
er, sei es etwas Weibliches, sei es etwas Distin-
guiertes, irgend etwas, das Reiz hat, ausdrücken
kann. Vollkommen uninteressant aber wird er,
wenn er wie hier eine Art von Bäckerfamilie malt.
Die Robustheit fehlt ihm, die für derartige Gegen-
4° 3
ULRICH  HUB.NER,  DER  STROM BERLINER  SECESSIONSAUSSTELLUNG
stände erforderlich wäre. Uebrigens hat über der
französischen Abteilung überhaupt kein glücklicher
Stern gewaltet. Der Luden Simon wirkt ganz
illustrativ, die Cottets sind weit schlechter als was
Cottet sonst gemalt hat, Besnard hat einen mit
Unrecht so genannten Studienkopf gesendet, ein
Bild, das so erscheint wie eine Arbeit, die ein
Künstler für die Provinz gemalt hat, und von
Georges d'Espagnat sieht man Arbeiten, die wie
mit einem Bindfaden konturiert sind. Einzig
Carriere ist in dieser französischen Abteilung mit
einem guten Bilde vertreten.
Das glänzendste Bildnis der ganzen Ausstel-
lung ist selbstverständlich das von Whistler.
Dieses; Werk, eine unter den Arbeiten des
Künstlers, die in der ersten Reihe stehen, auch
wenn die Vorzüge des Bildes von Whistlers Mutter
oder des Carlyle nicht erreicht werden, ist wunder-
bar. Es ist nach meiner Meinung die Forderung
an ein vorzügliches Porträt zu stellen: ähnlich zu
sein: das Porträt Theodore Durets von Whistler
ist lächerlich ähnlich. Der Mann ist vor vielleicht
fünfundzwanzig Jahren dargestellt worden und noch
heute ist die Aehnlichkeit eine solche, dass wir ihn
nicht nur sehen, dass wir seine Stimme zu hören
glauben. Das Porträt zeigt die Stimme Theodore
Durets :— so individuell ist es, so geht es auf
Theodore Duret ein. Es zeigt auch keine dieser
Verhässlichungen oder Verschönerungen, welche die
Folge der „Subjektivität" zu sein pflegen. Es giebt
ja drei Arten: erstens jene, die die nicht zu bän-
digende Begleiterscheinung gewaltiger Genien ist
und die den darzustellenden Menschen umwirft und
ein Gebilde aus des Künstlers Phantasie aus ihm
macht. Dann eine zweite Klasse, die nur der mildere
Ausdruck für eine nicht absolute Herrschaft über
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die Materie ist. Es giebt endlich eine dritte Art,
die das Eigentum von Wald- und Wiesenkünstlern
ist, die ihr Publikum durch Retouchen beglücken
wollen. Whistler ist von der ersten Art dieser
Subjektivität nicht angegriffen. Sein Porträt Theo-
dore Durets ist vielmehr identisch mit der Natur.
Zugleich aber ist es, darin wie es im Räume steht,
wie es hinter den Rahmen in eine nicht blendende
Helligkeit zurücktritt, so dass es aus der Entfernung
auf uns wirkt und der Mann in seiner ganzen Er-
scheinung vor uns tritt, eine Leistung, wie sie einem
grossen Porträtisten entspricht.
Von Lovis Corinth sehen wir eine „Grab-
legung". Sie ist keiner von den Schlagern der
Ausstellung, sie erscheint uns dennoch als ein wesent-
licher Fortschritt des Künstlers, weil sie eine ge-
schlossene Komposition und keine jener zerfliessen-
denFiguren aufweist, welche sonst auf figurenreichen
Bildern Corinths leicht entstehen. Die Beleuch-
tung ist gut, die Reflexe sind mit vorzüglichem Ver-
ständnis gemalt, die Charakteristik ist treffend —
bis auf die Figur von Christus. Diesen darf man
nicht in diese Regel einbeziehen: bei dem Gesicht
von Christus wurde Corinth von allen guten Geistern
verlassen oder richtiger, er hat sie nicht angerufen:
dieser Kopf ist so fern von aller Möglichkeit, für
einen Christus gehalten zu werden, dass man an-
nehmen möchte, in einer gewissen Art von Scheu,
die man begreift, habe Corinth hier darauf ver-
zichtet, das Bild weiter führen zu wollen. Etwas
Aehnliches von Zaudern sahen wir in München bei
dem vortrefflichen Prof. Löfftz. Er hatte eine
Pieta gemalt; über ein Jahr lang "blieb die Stelle,
an der Christi Haupt sein musste, ohne Antlitz.
Ein in seiner Art vorzügliches Bild hat Balu-
schek gemalt. Er hat Grossstadtpoesie, Empfinden
nüchterner Grösse in einem weiten Bilde von
sich mächtig ausdehnenden Geleisen und rangiert
werdenden Zügen im Schein elektrischen Lichts vor
einem Bahnhof. In Curt Herrmanns Stillleben mit
einigen dunklen, persisch anmutenden Schmuck-
gegenständen ist viel Feinheit und Delikatesse.
Heinrich Hübner giebt uns in den Darstellungen
eines Innenraums und eines Landhauses Bilder von
zarter Empfindung. Philipp Franck führt ein Genre-
bild einer jungen Frau, die sich zwischen zwei
Fenstern im Spiegel mustert, in hellen Tönen recht
anmutig vor. Sehr untergeordnet wirkt Maljawine.
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Mit unserer Vermutung, dass er ein leerer Kopf
sei, haben wir recht behalten. | Sein „Bauern-
mädchen" zeigt kein Leben.
Die Ausstellung der münchener Künstlerver-
einigung „die Scholle" wirkt, wie im vorigen Jahr,
rückständig. Walther Püttner giebt ein Bild von
einigen Masken, einer weissen und einigen braunen
— nur die Farbflecke, wie sie sich auf einem
grünen Hintergrund absetzen. Die Vorstellung von
der Leere einer Kunstübung gleich dieser wird er-
gänzt durch das nun freilich unendlich unerfreu-
lichere Bild „der Fechter" von Fritz Erler. Der
Maler zeigt diesen Fechter von einer blauen Luft sich
abhebend. Mit Geflimmer etwa wie Dreifarben-
drucke in Photographien hebt sich der Fechter
mit seinen blauschwarzen Hosen in dieser leuchten-
den Luft, die mit Wölkchen durchsetzt ist, ab.
Sein Gürtel ist leuchtend grün, dieselbe Farbe
zeigt sein Säbelkorb. Dieselbe Farbe der Säbelkorb
seines unsichtbar bleibenden Gegenübers, der eben
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nur mit der einen fechtenden Hand in das Bild
hereinragt. Unser Fechter hat ein dummes Gesicht.
Es hat auch keine Lebenskraft. Das ganze Bild hat
eine unsinnige und unsinnliche dekorative Richtung,
es ist eine Ausgeburt des „Ateliers"; Atelier als
Gegensatz zur wirklichen Schöpferstimmung ge-
nommen.
Sehr gute Bilder der münchener Schule sind
von Landenberger der Knabenakt und die weisse
Kommunikantin, von Lichtenberger sieht man
ein paar weniger gewichtige aber graziöse Werke:
eine „Studie", ein „Variete". Von Reiniger in
Stuttgart ist ein kraftvolles und stimmungsvolles
Abendbild gekommen. Trübner ist prachtvoll
durch die Koloristik eines Stilllebens aus den
siebziger Jahren und durch einige Landschaften
vertreten und seine Gattin hat ein sehr hübsches
Stillleben ausgestellt.
Die nordische Abteilung hat ausser den Porträts
auch Figurenbilder: da ist von dem Finnen Magnus
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Encken ein interessanter Knabenakt „Erwachen"
zu nennen und von dem Dänen Laurits Ring ein
vorzügliches Gemälde „in der Gartenthür". Des
Dänen Ring Bild ist unter der Einwirkung jener
Ideale entstanden, die einstmals Bastien-Lepage
aufgestellt hatte, die nun in den Hintergrund
getreten sind; es hat aber vor Bastien-Lepage den
Vorzug, dass es weniger „Vortrag" hat, dass man
es einfacher nennen kann. Von dem dänischen
Historienmaler Zahrtmann, sieht man ein bemer-
kenswertes Bild des Königs Salomo mit der Königin
von Saba. Das Gespräch ist wie von einem Regisseur
der Hofbühnen angeordnet, ehe es die Meininger
gab; die Kostüme aus der „Welt des Scheines", die
LAURITS  RING,  IN  DER   GARTENTHÜR
Blumen welk, die Haltungen konventionell. Eben
in dieser Weise vorgeführt, aus den Kostümen sich
herauswickelnd, zu der Pose, die der schlechte
Regisseur gab, im Contraste, treten König Salomo
und seine Freundin fast lebensvoll vor uns hin;
den jungen Salomo der Zahrtmannschen Phantasie
sehen wir, die ältere und grössergewachsene Freundin
mit blondem Scheitel, ein wenig blaustrumpfartig
in dem Mienenspiel des beschatteten Gesichtes —>
des von einem Sommernachmittag in einem dänischen
Garten beschatteten Gesichtes . . . Das Bild Zahrt-
manns, dieses Schwelgers, ist ein nur durch seine
blassgewordene Erscheinung jetzt altes Bild. Es
stammt aus der noch nicht sehr lange ver-
gangenen Vorzeit, da man
die ohne Leben daliegende
Historienmalerei der Kunst-
vereine zeitgenössisch zu
machen und die Leiche zu
galvanisieren suchte. ■— Die
Rebusse von Axel Gallen,
die die Ausstellung bietet,
haben mich nicht angezogen.
Einen merkwürdigen Ein-
druck gewähren zwei Werke
des Schweizermalers Hodler.
Spricht man zuerst von der
Landschaft, die sich „Wald-
lied" nennt, so sieht man
einen Bach über Steine
hüpfend. Die Sonne be-
sprenkelt die Steine, den
Boden, das Wasser, die Baum-
stämme, das Laub, die Ferne
mit hellen Flecken. Das Bild
ist in seinem hellen Natursinn
grossartig. Die Farben sind
wahr und urfrisch. Auch an
diesem Landschaftsbilde sieht
man, dass Hodler ein Maler
mit herrlichen Augen ist.
Wir wollen das Bild nicht
wiedergeben, weil man nur
an seiner farbigen Erschei-
nung merken kann, wie
vorzüglich es ist. Nur aus
dem Bilde selbst kann man
sich überzeugen, welch eine
Schärfe des Auges, welche
Liebe zur Natur in dem Künst-
ler  gelebt  hat.    Das   LichtBERLINER  SECESSIONS-AUSSTELLUNG
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auf dieser Arbeit, der rotbraune Boden — alles ist
von der grössten Klarheit, die Natur selbst glaubt
man zu sehen. Leider bemerkt man nur, wenn
man weiter zurücktritt, dass die Pläne der Arbeit
an Deutlichkeit verlieren; nur in der Nähe gesehen
erscheint das Bild als ganz überaus schön und be-
wundernswert.
Aber lange hat man nicht Ruhe, bei dieser
Arbeit sich aufzuhalten. Man tritt zurück und ver-
wendet keinen Blick mehr von dem grossen „Rück-
zug der Schweizer nach der Schlacht vonMarignano",
einem Bilde, das dem Beschauer schon beim Be-
treten des Saales, an dessen Rückwand es hängt,
einen Ausruf der Bewunderung abgenötigt hatte.
Am schönsten auf dem Ferdinand Hodlerschen
Bilde ist vielleicht der Schweizer, der zurückschaut.
Sein Gesicht ist ganz mit Blut bedeckt. Und doch
ist es nicht widerwärtig. Nichts auf diesem Bilde
ist widerwärtig, weil alles gross ist. Eine Luft ist
auf dem Bilde, wie von einem hellen Tage ohne
Sonne, echte Freskoluft. Lanzen erfüllen den
Hintergrund, farbige Banner wehen. Eine patrio-
tische Empfindung spricht sich aus und das Werk
ist dabei malerisch wundervoll. Wie diese Banner
getönt sind, wie diese Mauer, die das Bild schliesst,
grossen Stil — und alles Stilvolle in dem Bilde
nichts Akademisches hat: es lässt sich nicht be-
schreiben. Und unsere Wiedergabe flösst mir Be-
denken ein. Wenn dieses auch kein Fall ist wie
beim „Waldlied", bei dem Alles in der Farbe liegt,
wenn hier das lineare Element sehr stark mitspricht,
so dass auch aus einer nichtfarbigen Reproduktion
etwas von dem Wesen des Bildes gefolgert werden
kann, so bleibt es doch nicht weniger wahr, dass
ein grosser Teil des Verdienstes auch dieser Arbeit
im rein Farbigen ruht. Unsere Abbildung ist mit-
hin für den Leser, der das Original nicht sah, un-
zulänglich und wenn er unserm Enthusiasmus über
die Arbeit nicht folgen mag, so muss man ihn
bitten, uns glauben zu wollen, dass das, was die
Meinung des Lesers und die unsere trennt, in der
Farbe ruht, die wir gesehen haben und die der
Leser nicht sah.
Hodlers kraftstrotzende Menschen werden für
das schweizerische Landesmuseum, für dessen Wand
sie bestimmt sind, so geschaffen sein wie Puvis de
Chavannes' Gestalten es für Frankreich Waren.
Hodler ist mithin für die Schweizer, was Puvis de
Chavannes für die Franzosen war: ein erratischer
Block — ein Wunder — eine Erscheinung, die
vorauszusetzen die Epoche nicht berechtigt gewesen
war.   Diesen glänzenden Eindruck gewinnt man
wenigstens aus diesem einen Werke von Hodler.
Was aber ist das Urteil der Menschen! Es ist
traurig, zu denken, dass dieses geniale Werk des
Künstlers, als sein Entwurf dem Direktor des Landes-
museums in Zürich vorgelegt wurde, dem Prof. Angst
Schauder einflösste. Mit allen Mitteln suchte Prof.
Angst der Ausführung der Arbeit in den Weg zu
treten, indem er des Glaubens war, sie schädige
das Museum. Er wies dem Bilde Kostümfehler
nach! Er war lächerlich. Und das ist um so trau-
riger, als Angst sonst ein vorzüglicher Direktor war
und ein ausgezeichnetes Verständnis für — alte
Kunstwerke besass. Es ist eine schreckliche Er-
scheinung, dass es im Wesen der Kunstwerke liegt,
dass sie oft bei ihrem Auftreten noch nicht begriffen
werden können.
Wir können eigentlich um so weniger dem
Prof. Angst Vorwürfe machen, als wir selber
Hodlersche Werke bei uns gehabt und eine en-
thusiastische Aufnahme ihnen nicht bereitet haben.
Es sollte jetzt eine Collektivausstellung Hodlers
bei uns veranstaltet werden, damit wir zu einer
festeren Ansicht darüber kommen, ob Hodler
durchweg als eine enorme Erscheinung oder etwa,
wie gross er auch sei, als nur in diesem einen
Werke ganz hervorragend betrachtet werden müsse.
Denn man fragt sich denn doch, wie es kommen
konnte, dass frühere Bilder von Hodler, zum Bei-
spiel der Teil, der jetzt, wie wir hören, in einer
Teilaussteilung in der Schweiz das grösste Auf-
sehen erregt, bei uns nicht unbemerkt — das weiss
man wahrlich, aber ohne Liebe zu finden, vorüber-
gingen. Man stand vor dem Bild und es erregte
in seiner Krassheit vielfach nur Entsetzen. Einen Teil
zu dem für Viele nicht günstigen Eindruck mögen
die Beleuchtungsverhältnisse beigetragen haben.
Wir haben schon hervorgehoben, in welchem
Maasse Hodler Kolorist ist, er ist folglich auf gutes
Licht auch, wie ein Kolorist, angewiesen, der
krasse Eindruck seines Teil würde möglicherweise
sich aufgelöst und das überaus männliche Bild sich
mehr erklärt haben, wenn es ein besseres Licht
beschienen hätte. Es hing in dem Vorsaal, dem
Eintrittssaal der Secession, der nur ein halbes Licht
empfängt. Aber wie dem auch sein mag, das neue
Bild von Hodler hat einen allgemeinen Erfolg bei
dem Publikum der Ausstellung. Es wirkt befreiend.
Wir alle standen unter dem Drucke, dass wir uns
sagten: wie können Wandbilder in Auftrag gegeben
werden,  wie  können  überhaupt  Historienbilder
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noch entstehen? Wir beklagten, dass es jammer-
volle Fleissesprodukte in den Rathäusern unserer
Städte gäbe, für die das Geld sinnlos vom Cultus-
ministerium verausgabt würde und niemand schliess-
lich Freude an den Bildern hätte ausser den Ver-
fassern selber und einer Gemeinde, welche man in
den Theatern das Sonntagspublikum nennt. Wir
waren so fest überzeugt, dass es keine dekorativen
Maler für sehr grosse Wandflächen mehr gäbe wie
wir etwa davon überzeugt sind, dass die Verbindung
für historische Kunst totgeboren ist, die ja auch
wirklich auf den Hund gekommen ist, insofern sie in
neueren Zeiten aus Mangel an Leistungen in dem
Fach, zu dessen Unterstützung sie gegründet worden
ist, zum Ankauf und zur Bestellung von Genre-
bildern schritt. Und nun kam ein neuer Rethel.    H.
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